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OP ART – „Eine Kunst für alle.“ 
 
Mit der Op Art der 1960er Jahre befasst sich eine Ausstellung in der Schirn Kunsthalle 
Frankfurt mit mehr als 50 Künstlern dieser Epoche  
 
 
 
Abbildung: Marina Apollonio, Dynamische Kreisbewegung (6s) 1966; Holz, Nitrolack; 
Kunsthalle Recklinghausen 
 
Die Schirn Kunsthalle zeigt in der Ausstellung „Op Art“ die wichtigsten Werke der „Optical 
Art“ der sechziger Jahre. Für die Schau wurden Skulpturen, Installationen, Grafiken und 
Gemälde von 54 Künstlern aus aller Welt zusammengetragen. Zu ihnen zählen Künstler wie 
Victor Vasarely, Bridget Riley, Julio Le Parc oder Gianni Colombo. Die Frankfurter Schau 
vereint rund einhundert großformatige Werke und umfassende Rauminstallationen. Sie bietet 
die auf lange Sicht wohl einzigartige Gelegenheit, den Fortschrittsoptimismus der 1960er 
Jahre kennenzulernen. 
 
Der Begriff Op Art wurde 1964 als Abkürzung für „Optical Art“ („Optische Kunst“) geprägt 
und bezeichnet eine Stilrichtung, die sich mit optischen Täuschungen, visuellen Phänomenen 
und grafischen Überlagerungen beschäftigt. Mitte des letzten Jahrhunderts haben Künstler auf 
der ganzen Welt das Sehen unter diesem Aspekt betrachtet. Mit Hilfe von geometrisch 
abstrakten Formmustern und Farbfiguren sollten im Auge des Betrachters Bewegungs- und 
Flimmereffekte hervorgerufen werden, die zu optischen Täuschungen führen. Sehen sollte als 
Überschreitung, als Erkenntniserweiterung oder als Ausbruch aus der traditionellen 
Bildästhetik verstanden werden.  
 
Die Frankfurter Schirn stellt Beispiele aus, anhand derer man überprüfen kann, dass die 
Wahrnehmung weit über das rein optisch Fassbare hinausgeht. Über das Sehzentrum im 
Gehirn wird der ganze sensorische Apparat des Menschen angestoßen. So werden die 
Täuschungsmöglichkeiten des Auges ausgelotet, wobei gezielt Irritation und Überforderung 
hervorgerufen werden. Aus dieser Überforderung entstehen Effekte wie Kontrastwirkung, 
Überstrahlung, Nachbild, das Gefühl räumlicher Bewegung, simultane Farbwirkungen. So 
sieht der Betrachter Dinge, die gar nicht da sind – und wird zu dem Schluss geführt, dass das 
reine Sehen eine Illusion bleiben muss. 
 
 
Abbildung: Marina Apollonio, Spazio ad attivazione cinetica 1967–1971/2007; Stahl, 
Holz, PVC; Courtesy of Marina Apollonio 
 
Bereits in der Rotunde der Schirn Kunsthalle erwartet die Besucher schon das erste Werk, das 
die Aufmerksamkeit des Publikums aber spielerisch gewinnt: Dort setzt die Italienerin Maria 
Appollonio eine zehn Meter Durchmesser bemessende Kreisfläche mit dem Aufdruck einer 
schwarz-weißen Spiralform in Bewegung. Von außen bleibt die Empfindung einer optisch 
fließenden, in sich zusammen sinkenden und aufrichtenden Masse; vom Kreisinneren 
hingegen erfährt man konkav-konvexe, hin- und wegführende Fließbewegungen. Mutige 
Besucher können das Kunstwerk besteigen und die Dynamik des Raumes aus dem 
Kreisinnern beim Drehen selbst erleben. Weniger Mut braucht man, um die spiralförmige 
Bewegung von oben zu beobachten und ihre irritierende Wirkung auf den Sehsinn zu 
betrachten. Programmatischer als „Spazio ad attivazione cinetica“ der Italienerin Marina 
Apollonio aus den Jahren 1967 bis 1971 hätte der Auftakt in eine Op Art-Ausstellung nicht 
sein können. Mit diesem Werk wird die „Attacke auf das Auge“ in Frankfurt eingeleitet. Ihre 
Spiralen begegnen den Besuchern auch noch mehrfach im kleinen Bildformat in der 
Ausstellung.  
 
Sehsinn in den Grundfesten erschüttert – Spiralen im Auge, Flimmern im Hirn 
 
Zu Beginn der 1960er Jahre entsteht mit Op Art und Kinetik eine Kunst mit starkem Interesse 
am Objektiven und dem wissenschaftlichen Experiment. Fasziniert von den physikalischen 
Gesetzen des Lichts und der Optik verstand sich eine ganze Generation als Forscher im 
Bereich visueller Phänomene sowie Wahrnehmungsprinzipien und ihrer physischen und 
psychischen Folgen. Das Auge sieht ein Bild, Teile davon verselbstständigen sich, 
irgendwann scheint alles zu vibrieren. Die ausgestellten großformatigen Bilder und 
Rauminstallationen zielen darauf ab, das Auge des Betrachters in Bewegung zu bringen und 
hypnotische Effekte zu generieren, die dann unerwartete Nachbilder, Farbvibrationen und das 
Flimmern von Licht erzeugen. Die bekanntesten Arbeiten nutzen dabei das aus der Physik 
bekannte Phänomen der Interferenz („Flimmerbilder“).  
 
Das Anliegen der zur Op Art zählenden Künstler war dabei durchaus seriös. Sie wollten der 
subjektiv-gestischen Attitüde des Informel, das die Dekade davor regiert hatte, etwas 
Objektives entgegensetzen. Die Nähe zur Naturwissenschaft ist insofern nicht zufällig, denn 
die Kunstrichtung der Op Art basiert auf Untersuchungen zu den Erscheinungsweisen von 
Farbe und Licht ebenso wie auf der Transformation von toter Masse in lebendige Energie. 
Untersuchungsgegenstand bleibt immer auch – bei aller Lust an Sinnestäuschungen und -
irritationen – die Funktion des menschlichen Wahrnehmungsapparats. Diese experimentellen 
Analysen spiegeln eine zur Innovation drängende Kunstbewegung wider, die anknüpfend an 
die abstrakte Avantgarde der ersten Jahrhunderthälfte den Aufbruch zu Neuem in einer Zeit 
technischer und gesellschaftlicher Veränderungen markiert. 
 
Op Art ist aber mehr als nur die Auflehnung gegen das Informel, die auf eine ästhetische 
Veränderung durch neue geometrische Formen und Figuren setzt. Vor allem ist es eine Kunst, 
die die Menschen im Alltag ohne jegliche ikonografischen Vorbedingungen erreichen will 
und keinerlei Vorkenntnisse vom Betrachter abverlangt. Vielmehr soll sie für jedermann 
spontan erlebbar sein. Es galt, die Betrachter durch die irritierende Wirkung der Werke 
anzusprechen, einzubeziehen und Teilhabe am Kunstwerk abzuverlangen. Tatsächlich ist die 
visuelle Wirkung der Quadrate und Rauten Vasarelys oder der schwarz-weißen Spiralmuster 
der Britin Bridget Riley völlig voraussetzungslos und international. Damit wurden die Op Art-
Künstler für die Modedesigner ihrer Zeit zu wichtigen Vorbildern und Anregern, aber die Op 
Art schlug auch die Brücke zur Außen- und Innenarchitektur.  
 
Mit diesem Ansatz brach die Op Art bewusst die traditionelle Bildästhetik auf. Ihre Künstler 
intendierten eine gesellschaftliche und soziale Reaktion. Sie wollten die Kunst somit 
einerseits popularisieren, andererseits zur Stärkung der Demokratisierung von Kunst 
beitragen. Dass es der Betrachter sei, der das Kunstwerk vollende, war der leitende Gedanke 
dieser Zeit. Die Op Art-Künstler begriffen zudem das eigene Tun als Beitrag zu einer 
zeitgemäßen Gestaltung der gesellschaftlichen Wirklichkeit und somit als eine revolutionäre 
Kunst in einer revolutionären Zeit.  
 
Die sechziger Jahre, die Zeit in der die Op Art-Bewegung entstand, waren bekanntlich von 
extremen politischen Protesten der Studentenbewegung geprägt. Wie in der Politik wollte 
man auch in der Kunst neue Wege gehen, weg von alten, festgefahrenen Strukturen und 
elitärem Gedankengut: Endlich eine Kunst für alle. Endlich eine Kunst, die alle Sinne 
anspricht, die ohne Vorkenntnisse auskommt und spontan erlebbar ist. Gern wird die Op Art 
daher auch als revolutionäre Erfahrungskunst bezeichnet. Max Hollein, Direktor der Schirn 
Kunsthalle Frankfurt, unterstreicht dies: „Die starke Verschränkung von Kunstschaffen und 
Wissenschaftserkenntnis ist nur eines der essentiellen Themen der Moderne, das in den Kanon 
der jüngeren und jüngsten Kunst eingeflossen ist und bereits von der Op Art formuliert wurde. 
Vielfach sind Errungenschaften wie diese anderen Strömungen zugewiesen worden, und 
häufig ist in Vergessenheit geraten, dass die Op Art eine revolutionäre Kunst in einer 
revolutionären Zeit war.“ 
 
Der in Ungarn geborene Victor Vasarely wurde dabei zum Star der Bewegung, Umberto Eco 
zu einem ihrer Theoretiker. Letzterer prägte den Begriff des „offenen Kunstwerkes“, das 
keine endgültige, definitive Form mehr kennt, sondern sich, je nachdem wie es betrachtet 
wird, unentwegt verändert und den Betrachter so zum Mitproduzenten des Werks macht. 
Jeder Mensch nimmt die „Optical Art“ anders wahr und schafft damit in gewisser Weise die 
Kunst mit. Die Interaktion zwischen Werk und Betrachter gipfelt in Installationen, die nicht 
nur physikalische Wirkungen in Form von Nachbildern, Farbvibrationen oder dem Flimmern 
von Licht entfalten, sondern auf das gesamte Bewusstsein wirken. Dadurch, dass die Op Art 
uns Dinge sehen lässt, die gar nicht da sind, will sie auch das Bewusstsein kritisieren.  
 
Die Op Art spielt mit den sensorischen Voraussetzungen des Betrachters. Ihre visuellen 
Strategien verhindern eine Adaptierung des Auges und schalten sich zwischen das Sehen und 
das Verstehen. Sie entwirft die Idee, dass das reine Sehen immer eine Illusion ist. Es geht 
vielmehr um die Erfahrung der Grenzen der Wahrnehmung. Erfahrungen, die weit über das 
Sehen hinausgehen. Sensuelle wie psychische Erfahrungen, die sowohl den Körper erfassen 
als auch auf intellektueller Ebene auf Verortung zielen. Künstler wie Victor Vasarely, Bridget 
Riley, François Morellet, Julio Le Parc oder Gianni Colombo wurden weltberühmt, weil sie 
versuchten, optische Gesetze und Erkenntnisse der Wahrnehmungspsychologie in ihren 
Werken umzusetzen. In den Worten der Kuratorin der Ausstellung, Martina Weinhart: „Die 
Op Art berichtet uns vom Sehen als Überschreitung, von der Erkenntniserweiterung des 
Auges als aktivem Organ, vom Ausbruch aus der traditionellen Bildästhetik und von einer in 
ihrer Multidimensionalität kaum vom Auge erfassbaren Welt. Das ist nicht wenig an 
Erkenntnis, was die Visual Culture für heute mitnimmt.“ 
 
Weltweiter Siegeszug – Frankfurter Perspektive der historischen Rückschau 
 
 
 
Abbildung: Angel Duarte, V33 Kinetisches Objekt, 8/100 1953; Aluminium, Holz mit 
Kunststoff, Glas, Lichtquelle; Städtisches Museum Gelsenkirchen  
 
Mitte der sechziger Jahre etablierte sich die Op Art in Windeseile durch Europa und Amerika, 
wobei sich Zentren auch in Lateinamerika und Osteuropa herausbildeten. Die Namen zeigen, 
dass die Bewegung um die Welt ging, von Argentinien über Deutschland bis in die damalige 
Tschechoslowakei. Somit ist die Op Art eine der wenigen Kunstrichtungen mit wahrhaft 
globaler Verbreitung innerhalb unterschiedlichster politischer und kultureller Kontexte – eine 
Tatsache, die nicht zuletzt der Universalität der künstlerischen Mittel geschuldet ist. 
Unterstützt wurde ihre Verbreitung durch eine Form der Wahrnehmung, die außer einem 
offenen Auge zunächst wenig verlangt. Hinzu kam, dass Op Art-Künstler zudem nur selten 
Künstler im engeren Sinne waren. Architekten, Maler, Designer, Fotografen fühlten sich von 
dieser die Grenzen der Wahrnehmung austestenden Kunstform angesprochen.  
 
Die Ausstellung „Op Art“ präsentiert in einem großen, weltweiten Überblick die wichtigsten 
Positionen dieser Strömung. Dabei nimmt sie keine Trennung zwischen zweidimensionalen 
Bildern und dreidimensionalen Objekten vor. Zentral in der Argumentation, die für eine 
gemeinsame Betrachtung von Kinetischer Kunst und Op Art plädiert, ist die Beobachtung, 
dass sich diese Kunst nicht fixieren lässt. Nur in der Zusammenschau der unterschiedlichen 
Medien entfaltet sich das raumgreifende Konzept einer Malerei, die nach dem Ambiente greift 
und erst im Raum zwischen dem Bild und dem Betrachter entsteht. Auf diese Offenheit zielt 
die Frankfurter Schau, wie Martina Weinhart, Kuratorin der Ausstellung, betont: „Die 
Perspektive der historischen Rückschau bietet einen erweiterten Blick auf eine Kunst, die ein 
ganzes Universum aus den Möglichkeiten der Wahrnehmung entwickelt hat und sicher nicht 
mit einer Engführung auf diesen Aspekt zu fassen ist.“ 
 
Op Art und Kinetik interessieren sich für die Idee des wirkenden Bildes, das die mechanische 
mit der virtuellen Bewegung vereint und weniger auf die Existenz der Form oder des 
Materials fokussiert ist. Dabei überlagern sich unterschiedliche Aspekte: Die mechanische, 
tatsächliche Bewegung, die optische Bewegung durch eine Standortveränderung des 
Betrachters, Bewegungserscheinungen durch Wahrnehmungseffekte wie das Flimmern 
zwischen den Linien und schließlich die perzeptuelle Bewegung durch Umkehrerscheinungen 
im Bild. Zudem gestalten sich die Übergänge zwischen diesen Bereichen fließend. Op Art ist 
aber eben immer auch Kunsterlebnis: Sie bietet einen Wechsel von schwarz-weißen und 
farbigen Strecken, von Sichtachsen und labyrinthischen Situationen, von taghell 
ausgeleuchteten und stockfinsteren Kabinetten. Nach elektronischer Hektik stößt man auf 
langsam und sanft sich vollziehende Phänomene.  
 
„Kunst ist nicht Gegenstand, sondern Erlebnis.“ 
 
Im Zentrum der Ausstellung stehen große Bildformate und umfassende Rauminstallationen. 
Dies erklärt sich dadurch, dass die Bildwirkung von Arbeiten, die auf die Einbeziehung des 
Betrachters zielen, in hohem Maße von der Größe abhängig ist. Deren Effekte steigern sich, 
wenn sie große Teile des Sichtfeldes des Betrachters einzunehmen vermögen. Bridget Riley, 
Richard Anuszkiewicz oder François Morellet lassen ihre künstlerischen Mittel in diesem 
Sinne kulminieren. Die Größe des Formats wird auf diese Weise bisweilen zu einer Strategie 
der Überwältigung. Hintergrund ist die spezifische Interaktion zwischen Bild und Betrachter 
in Form einer Art „perzeptiver Zwang“, mit der die Op Art-Kunst einen wichtigen Ansatz zu 
einer neuen Ästhetik in Form eines Denkens in Räumen statt in Objekten geschaffen hat. 
 
 
 
Abbildung: Christian Megert, Spiegelraum 1968; Holz und Spiegel; Courtesy of 
Christian Megert 
 
Insgesamt zehn spektakuläre Rauminstallationen bilden die „eyecatcher“ dieser aufwendigen 
Schau aus selten zu genießenden Werken, die teils nach Jahrzehnten erstmals wieder 
aufgebaut sind. Allen voran gilt dies für Christian Megert mit seinem imponierenden 
Spiegelraum, der zuletzt auf der „documenta 4“ im Jahr 1968 eingerichtet war und dessen 
Betreten ausdrücklich auf eigenes Risiko erfolgt. Die Hinterfragung des Raumes und mit ihr 
das Gefühl der Desorientierung finden sich in Megerts „Spiegelraum“, dessen Boden und 
Decke ins Unendliche zu streben scheinen. Komplett verspiegelte Böden und Decken 
hinterlassen beim Eingeschlossenen das Gefühl der Orientierungslosigkeit, da er scheinbar ins 
Bodenlose abzugleiten droht und zugleich in den Himmel zu streben scheint. 
 
Zu den „Ambienti“, die den Betrachter voll in sich aufnehmen und die auf einen umfassenden 
Angriff seiner Sinne zielen, zählen vor allem Rauminstallationen von Gianni Colombo mit 
seinem rhythmisiert rotierenden Blitzgitter „After Structures“ (1964–67), Davide Boriani mit 
seinem „Ambiente stroboscopico“ (1967), einer Arbeit, die gleichfalls für diese Ausstellung 
rekonstruiert wurde, oder auch Julio Le Parc mit „Lumière en vibration“ (1968), einer  
Installation von zitternden Lichtreflexen, die der Argentinier in einem Wald aus 111 
Netzvorhängen vibrieren lässt. All diese  Rauminstallationen nehmen den Betrachter in sich 
auf und zielen auf eine umfassende Intervention seiner Sinne.  
 
Colombo lässt im dunklen Raum an zwei Wänden weiße Gitterstrukturen aufblitzen; dann 
wird der Raum auf hell geschaltet und man sieht die Projektoren wie riesige Insekten in 
Todesstarre an den Wänden sitzen: Schockerkunst. Optisch total durchgerüttelt wird der 
Besucher auch in Borianis „Ambiente stroboscopico“. Sein Boden besteht aus rot und grün 
gestreiften Brettern, ansonsten ist er von innen komplett verspiegelt und umschließt vier sich 
drehende, ebenfalls verspiegelte Platten. In einem quadratischen, dunklen Raum sind 
raumhohe Spiegelpaneele eingestellt, die sich um die eigene Achse drehen. Da vier 
Stroboskoplampen in einer Frequenz von 1 bis 1000 Blitzen pro Minute alternierend rotes und 
grünes Licht in den ansonsten dunklen Raum schießen, beginnt der Boden für das 
menschliche Auge regelrecht zu vibrieren. Zusammen mit Blitzbeleuchtung und rotgrün 
gestreiften Farbzonen erzeugen die verwirrenden Effekte einen Zustand der Aufgemischtheit, 
in welchem die Orientierung verloren geht.  
 
Ein eigener Raum zeigt eine Auswahl von Werken der Gruppe „Zero“. Diese Gruppe wirkt 
gegenüber anderen Vertretern der heterogenen und schwer zu kategorisierenden Op Art-
Bewegung bemerkenswert zurückhaltend. In Frankfurt kann man Otto Pienes „Lichtballett“ 
(1959), Heinz Macks „Lamellenrelief“ (1961) und Günther Ueckers „Symmetrische Skulptur 
räumlich“ von 1959 in Augenschein nehmen. Verirrt man sich in dem von Otto Piene 
eingerichteten Dunkelraum „Lichtballett“ fallen dabei von drei automatisierten Lichtquellen 
ausgehend huschende Lichtpunkte, -schlieren, -kringel von innen aus porösen Globuskugeln 
sowie von außen durch zerlöcherte Wände und streifen langsam den Betrachter. Da wird Op 
Art zur visuellen Sphärenmusik. So leicht, so spielerisch kommt die abstrakte Kunst nicht oft 
daher. Ähnliche Verspieltheit und Leichtigkeit zeigt international betrachtet der Venezolaner 
Carlos Cruz-Diez. Auch er folgt einem eher kontemplativen Aspekt der Raumkunst mit seiner 
„Chromosaturation“ (1965), bei dem es sich um ein für den öffentlichen Raum konzipiertes 
Labyrinth handelt. 
 
 
 
Abbildung: François Morellet, 16 rote Neonkreise mit zufallsbedingter Schaltung 1968; 
16 Neonröhrenkreise auf Holzplatte, 2 elektromechanische Schaltkästen, 1 Umschalter; 
Kunstmuseum Bern 
 
Wer die Drehungen der knallbunten Yin-Yang-Scheiben verfolgt, aus denen Alberto Biasis 
Wandobjekt „Strutturazione dinamica“ (1964) besteht, dem kann leicht schwindelig werden. 
Verwirrende Interferenzen treten unweigerlich auf, geht man vorbei an Werken, deren 
Urheber wie Helga Philipp oder Jesús Rafael Soto Muster auf zwei einander vorgelagerte, 
transparente Ebenen gemalt haben. Zwischen diesen und weiteren absoluten Raritäten aus 
jener Zeit bewegt man sich vorbei an chromosomenartigen, in Röhren eingeschlossenen 
Farbflüssigkeitsmassen, die 1968 Günter Dohr als „Cylindogramm S 6, 2/10“ gestaltete, hin 
zu Francois Morellets Wand aus 16 roten, zufallsbedingt aufleuchtenden Neonkreisen.  
 
 
 
Abbildung: Günter Fruhtrunk, Grüne Intervalle 1962/63; Acryl und Kasein auf 
Leinwand; Deutsche Bundesbank 
 
Natürlich fehlen Vibrationsbilder des oft als Op Art-Gründers titulierten Ungarn Victor 
Vasarely ebenso wenig wie beispielsweise die sphärischen Hohlspiegelobjekte des 
Niederrheiners Adolf Luther, ein Aluminiumreflektor von Hermann Goepfert bis hin zu mehr 
konkret-konstruktiven „Grünen Intervallen“ von Günter Fruhtrunk. Oder der heute vergessene 
Berliner Hartmut Böhm, der 1968 aus vielen kleinen Plastikquadraten ein großes 
quadratisches Bild schuf. Diese Quadrate im Quadrat sind mit Magneten versehen und werden 
von einem Elektromotor angetrieben. Böhms Quadrate sind ständig in Bewegung. Mal 
vibrieren nur wenige Plättchen, mal erzittert fast alles. 
 
 
 
Abbildung: Zdenĕk Sýkora, Struktur Rot-Grün 1964; Öl auf Leinwand; Museum 
Folkwang Essen 
 
Zdenek Sykora mit Ölfarbe auf die Leinwand gebrachte „Struktur Rot-Grün“, wie der 
Künstler sein Bild 1964 taufte, entstand zur gleichen Zeit wie die ersten Computergrafiken. 
Das Ölgemälde beinhaltet ein geradezu pixelartig anmutendes Muster, das die Leinwand vor 
dem Auge des Betrachters aufzulösen scheint. Den Tschechen trieb damals an, jenes neue 
Sehen, das die Technologie eröffnete, explizit malerisch zu vermitteln. Mit futuristischen 
Visionen neu aufkommender Technologien und neuer visueller Eindrücke war Sykora bei 
weitem nicht allein. Noch stärker findet man dies in den Gemälden von Victor Vasarely, der 
oftmals als der Gründer der „Op Art“ bezeichnet wird. Sein Bild mit weißer Gitterstruktur und 
schwarzen Quadraten (1956-58) lässt graue Flecken auf den Gittern entstehen oder schiebt die 
Quadrate abwechselnd vor oder zurück. Bei Vasarely treten geometrische Körper – Kugeln 
oder Quadrate – ähnlich einem 3-D-Programm aus dem Bildraum hervor, die – sobald man 
anfängt, sich zu bewegen – dem Auge vorgaukeln, dass die abgebildete Kugel sich mitdrehe.  
 
Almir Mavignier sorgt schließlich mit seinem Gemälde „Konvex-Konkav II“ von 1962 für 
eine gewisse meditative Beruhigung des Sehsinns. Farbtupfer neben Farbtupfer, in allen 
erdenklichen Größen, setzt er in strengen Mustern nebeneinander auf die Leinwand. Ebenso 
wirkt der Franzose François Morellet beruhigend, der nur einen abgedunkelten Raum, ein 
paar Neonröhren und ein bisschen Wasser braucht. In „Reflets dans l'eau déformés par le 
spectateur“ von 1964 hat der Künstler Neonstangen in der Mitte des Raumes an die Decke 
gehängt und ein Becken mit Wasser darunter gestellt. Tritt man direkt vor das Becken, sieht 
man im Wasser die Reflexion der strahlenden Röhren wie in einem Spiegel. Über einen 
Hebel, der sich gleich neben dem Becken befindet, können die Besucher das Becken 
aktivieren, so dass die Wasseroberfläche in Schwingungen gerät, sich die Flüssigkeit in 
Bewegung setzt und mit ihr ebenso das Spiegelbild. Das Gitter in der Spiegelung zerbricht 
spektakulär, faltet sich ineinander, um dann für Bruchteile einer Sekunde eigentümlicherweise 
wieder komplett zu erscheinen. Das Phänomen der Welle als „do-it-yourself“-Experiment. 
 
 
 
Abbildung: Bridget Riley, Movement in Squares 1961; Tempera auf Hartfaserplatte; 
Arts Council Collection, Hayward Gallery, London 
 
In der Ausstellung erlangen Bridget Rileys irritierende, grafische Gemäldestrukturen vor der 
heutigen Ubiquität der digitalen Medien eine ganz neue Dimension. Wer lange genug die 
konzentrischen Ringe aus konträr geneigten schwarz-weißen Streifen, die alleiniger Inhalt des 
Rundbilds „Blaze 4“ (1964) von Bridget Riley sind, anschaut, der wird sich nicht dem 
schwindelerregenden Augenflimmern entziehen können, die dieses Bild auslöst. Riley ist in 
Frankfurt leider nur mit ihren frühen Schockergemälden vertreten. In diesen führt sie die 
Dynamik fast banal wirkender schwarz-weißer Felder vor. Dies reicht aber bereits zur 
Erreichung eines Maximums an Illusion. Die Bilder suggerieren gleichzeitig dem Betrachter 
lakonisch, dass dies alles wohl berechnet sei. Eine heute immer noch sehr imposante 
Zuspitzung der Prinzipien der Op Art. 
 
Verblüffende Einfachheit und der Preis des Erfolgs 
 
Die Op Art, diese mit physikalischen Gesetzen des Lichts und der Optik spielende Kunst, ist 
heute längst Geschichte. Ausgerechnet ihr demokratischer Anspruch wurde ihr zum 
Verhängnis. Zu schnell war ihr spielerischer Impuls in der Mode, Architektur und im Design 
aufgegangen. Ausgerechnet der bewusste Verzicht auf Individualität und persönlichen Stil als 
demokratisches Kennzeichen ließen ihre Ideen allzu leicht nachahmen und vermarkten. Die 
enorme Ausstrahlungskraft und Popularität trug zudem zu ihrem erstaunlich raschen Ende bei. 
 
Rasch wurde diese Alltagskunst nämlich so populär, dass man sie überall als billige 
Druckgrafik fand. Ihre Ästhetik zog in den 1970er Jahren auf Postern oder Tapetendrucken in 
die Wohnzimmer ein. Die schwarz-weißen Spiralen von Bridget Riley oder Kreisbögen von 
Marina Apollonio wurden von der Modeindustrie entdeckt und in minimal abgewandelter 
Form millionenfach reproduziert. Sogar in Form von Kaffeetassen wurden Op Art-
Kunstwerke derart massenhaft verbreitet, dass man ihrer bald überdrüssig wurde. Es trat eine 
Ermüdung in der Rezeption ein. Künstlergruppen lösten sich auf. 
 
Heute wäre der Kunstbetrieb durch solche ungenierten Adaptionen wohl kaum mehr in 
Verlegenheit zu bringen. Doch in der Hochzeit der Studentenbewegung reagierte man auf eine 
derartige Kommerzialisierung der Kunst noch sehr puristisch: Die Menschen wollten 
aufgrund der Übersättigung mit einem Mal von der Op Art nichts mehr wissen. Die Kunst der 
Täuschung, des Flimmerns und der indirekten Bilderzeugung blieb daher nur Episode. Viele 
große Museen ließen die Op Art-Werke einfach in den Depots verschwinden. In den 1980er 
Jahren erfolgte ein erstes Revival. Heute bezeichnet man die zweite Bewegung dieser Art als 
Medienkunst.  
 
Viele der in Frankfurt gezeigten Werke sind filigrane Gebilde, die eine subtile, poetische 
Ausstrahlung entfalten. Manche aber entwickeln massive, mitunter recht grobschlächtige 
Wirkungen, die nicht jedermann ansprechen. Aus geometrischen Formen und Figuren 
entstehen Kunstwerke der optischen Täuschung, die das Auge nie zur Ruhe kommen lassen. 
Die Bilder, Skulpturen und Räume bieten keinen Halt, sie sind analog zu der im Auge des 
Betrachters stattfindenden Bewegung gleichfalls in Bewegung. Das „Hauptmotiv Bewegung“ 
verhindert nicht nur das Festhalten von Zuständen, sondern auch die permanente Präsentation 
der überwiegend äußerst fragilen Werke. Viele der gezeigten Arbeiten sind seit Jahrzehnten 
nicht mehr öffentlich zu sehen gewesen, andere wurden eigens für die Schau restauriert.  
 
 
 
Abbildung: Enzo Mari, Struttura 867 1967; Lackiertes Metall, Holz, Glas; Museum 
Ritter 
 
Die Op Art wirft den Betrachter auf seine ganz individuelle Sicht der Dinge zurück. Die 
Kunst wird hier vom eigenen Standpunkt aus bestimmt, gerade dann, wenn dieser des öfteren 
aus dem Lot gerät, Farbspiele ihn täuschen und die optische Bewegung die Blickrichtung 
irritiert. Op Art ist Erlebniskunst. Wechselspiel visueller Eindrücke. Auch nach 50 Jahren ist 
dies faszinierend, obgleich sie an jedem Personalcomputer simuliert werden kann.  
 
Den schlechten Ruf der „Op Art“ – der Begriff wurde erst 1964 als die optische Kunst schon 
auf ihrem Höhepunkt war vom Time Magazine in Anlehnung an die „Pop Art“ erfunden – will 
die Frankfurter Schirn Kunsthalle nun ändern. Sie versucht nichts anderes, als diese zu 
rehabilitieren. Ihre Rückkehr auf die deutsche Museumsbühne findet mit der Schirn einen 
starken Partner, der die „Optical Art“ offensichtlich vom Makel einer lediglich dekorativen 
und unterhaltsamen Spielerei befreien will. Die Knappheit und Intensität der Frankfurter 
Ausstellung macht dabei ihren besonderen Reiz aus.  
 
Ulrich Arnswald 
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